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INTRODUÇÃO
…reality simply consists of
different points of view...
Margaret Atwood
Conforme é implícito na citação da escritora Margaret Atwood, mesmo 
para contextos similares existem sempre várias perspetivas de uma 
observação que se podem traduzir em mais que uma conceção. A 
relatividade da nossa relação com o Universo faz com que tudo o que 
percepcionamos passe por um processo individual de interpretação. Já 
bem dentro do séc. XXI, temos a consciência de estar conectados atra-
vés de uma rede neuronal de percursos pluridirecionais, intercetados 
em diversos pontos nodais. Se no passado, quando éramos confron-
tados com um encontro num lugar muito pouco previsível usávamos 
expressão portuguesa “o mundo é mesmo pequeno!”, nos dias de hoje, 
idade das Tecnologias da Informação (com impacto na sociedade com-
parável ao da Revolução Industrial), tudo está efetivamente a um click 
de distância. Deste modo, outros percursos ou formas de comunicação, 
observação e comprovação são revelados de forma quase instantânea, 
em que tudo isto se torna uma quase infinita palete de ferramentas 
disponíveis para contribuir para o conhecimento e progresso.  
Considerando a música como parte inerente ao ser Humano, ao 
longo da história tudo que a rodeia (no seu mais lato sentido de teo-
rias e práticas) tem acompanhado e refletido a nossa própria existên-
cia. Filosofias e conceitos, avanços e recuos civilizacionais, estéticas de 
época, etc., refletem-se na música e ela mesmo projeta-os para outras 
dimensões. Relembrando o período clássico-romântico da história da 
música Ocidental, observamos que muito do conhecimento musical 
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era unidirecional, derivado da esfera do compositor ou do intérprete; 
estando este conhecimento de acordo com a compreensão científica e 
princípios artísticos da época, muito baseados em práticas funcionais (e 
subsequentes teorias) e observação direta. De volta aos dias de hoje, se 
explanarmos de uma forma sintética uma simples sequência de alguns 
dos componentes do processo musical - identificando os possíveis per-
cursos e narrativas de conhecimento possível - é facilmente observável 
as pluri-direcionalidades que advêm do reconhecimento da importân-
cia do contexto e relatividade de uma só conspeção (Fig. A).
Fig. A: Direccionalidade de narrativas para o conhecimento musical 
A título de exemplo, considerando a área da sociologia contempo-
rânea bem como a área da cognição, na contemporaneidade o ouvinte 
passa a ser parte integrante de todo o processo musical – i.e. não existe 
música sem esta ser percecionada e descodificada individualmente por 
quem a ouve. Deste modo, poderá ser de interesse investigar e criar 
conhecimento sobre a influência do som no ouvinte; ou então sobre 
como uma ideia do compositor ou determinada articulação ou inflexão 
do intérprete é rececionada pelo ouvinte; ou até mesmo como uma deter-
minada crítica ou análise por parte de um musicólogo capacita a receção 
pelo ouvinte de uma obra ou excerto musical.  Similarmente, investi-
gação e narrativas com percursos inversos são possíveis e de valor para 
o conhecimento musical. Assim, de que forma especificidades de um 
ouvinte (e.g. indivíduo, grupo ou cultura) afeta e tem input no processo 
musical do compositor ou do intérprete(?); ou mesmo, o que o musicólogo 
pode conceptualizar ou teorizar sobre determinada característica do 
ouvinte musical(?). Torna-se assim evidente, que a procura de percursos 
para a integração de várias áreas e saberes numa perspetiva contempo-
rânea resulta não só numa mais-valia para a criação de ‘novo’ conhe-
cimento musical, mas também no fomento do avanço e progresso na 
criação musical – um dos objetivos primordiais da arte musical.  
Introdução ◊  17
De volta ainda à Fig. A, é sugerido que será o intérprete o mais lato 
interface desta sequência do processo musical; i.e., o intérprete aciona 
e é influenciado pelo maior número de componentes, servindo tam-
bém de ponto nodal entre todos.  Seguindo esta linha de pensamento, 
podemos aferir que muita da investigação feita sobre qualquer um dos 
componentes da sequência acima explanada terá um determinado grau 
de importância para o intérprete. Recentemente, tenho refletido sobre a 
importância para a música do conceito de ‘amador’. Esta reflexão tem 
partido de uma perspetiva do musicólogo sobre aspetos da pedagogia e 
educação musical, mas também da ótica do ouvinte - aquele que gosta 
de música e ambiciona fazê-la, considerando através desta perspetiva 
questões da sociologia.
Um determinado aprazimento, aliado a uma felicidade pessoal 
estão na essência da prática voluntária de uma qualquer atividade. 
Seguramente, são também estes princípios que em grande medida ati-
vam a vontade inicial de aprender e tocar um instrumento musical. 
Se bem que este processo estará também na génese de cada músico 
profissional (ou estudante profissionalizante de música), devido às 
muitas especificidades de ser ‘profissional’ e ao longo de muitos anos 
de estudo e prática, estes princípios tendem a não ser tão óbvios. Por 
outro lado e por comparação, o prazer e felicidade em fazer música é 
continuamente patente na esfera do músico amador. Um músico ama-
dor é então um profissional de outra área, que utiliza o seu tempo livre 
para se dedicar à aprendizagem e prática musical. O esforço pessoal 
substancial que muitos destes praticantes de música investem nesta 
atividade, é também indicador de um grande gosto pela música e von-
tade de a praticar. Deste modo, acredito ser de grande interesse refletir 
musicologicamente sobre esta matéria. De que maneira e com que fer-
ramentas poderemos “reintegrar” no processo de ensino-aprendizagem 
do intérprete musical (profissionalizante) o contínuo ímpeto inicial do 
gosto e prazer pela música? Poder-se-á assim reequilibrar eventuais 
sobreposições de formalizações de sistemas educacionais que por vezes 
valorizam ou fomentam outras posturas: como por exemplo, a do mito 
do ‘sofredor artista Romântico’?
Posicionando-se também numa discussão mais lata de narrativas 
de processos de aprendizagem informal e não-formal, apresento de 
seguida algumas caraterísticas que facilmente observamos na postura e 
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ímpeto do amador ou aluno iniciante de música, e como estas poderão 
ser narrativas de investigação e subsequente conhecimento a reinte-
grar para o intérprete musical ‘profissional’.
Motivação (inicial)
A motivação que levou um amador a querer fazer música tende a man-
ter-se intacta por toda a sua “carreira” de amador. A atitude positiva que 
está implícita numa atividade voluntária é visível no constante prazer 
que se observa na prática de um músico amador; raramente observa-se 
um amador pouco motivado num ensaio. Por vários motivos inerentes 
à profissionalização, será relevante o músico tentar sempre conscien-
cializar o instante inicial que o levou a ambicionar ser músico. Como 
também na audição musical, por vezes a primeira reação ao que se 
ouve é aquela mais fiel ao que somos e apreciamos. 
Música no seu todo
Livre de construções culturais de estética e de ‘gosto apr(e)endido’, o 
amador tende a ver a música de uma forma lata, estando facilmente 
recetivo a vários aspetos e expressões da música. Não obstante a natu-
ral especialização e perfil estético apurado (algo intrínseco a ser pro-
fissional), é comum nos consagrados intérpretes musicais uma grande 
abertura e respeito por outras formas de fazer música. Deste modo, o 
ensino-aprendizagem musical deve pautar-se sempre pela maior inclu-
sividade, deixando ao aluno espaço para se definir de acordo com a 
sua individualidade, pois será esta definição pessoal a catalisadora para 
uma saudável profissionalização.
Grupo
O amador privilegia o grupo; entende a música como uma atividade 
em grupo e quer praticá-la exatamente para estar inserido num grupo. 
Muitas das vezes o músico iniciante até aprende um determinado ins-
trumento para integrar um grupo de amigos no qual falta esse instru-
mento, completando assim determinada ensemble. Na cultura musical 
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Ocidental, muitas vezes o profissional tende a isolar-se, só integrando 
o grupo em fases finais da prática musical. Deste modo, os processos 
de criação/interpretação artística coletiva tendem a ser negligenciados, 
sendo que por vezes é observável que um excelente grupo musical ou 
performance em grupo não é necessariamente resultado da soma de 
excelentes músicos individuais.
Poucas regras
O entusiasmo maior do amador musical é o fazer prático - o ofício. 
Ele reconhece que a música é arte, contemplando muitas formas de 
expressão e ambiciona realizar o que sente musicalmente. Deste modo, 
tende a posicionar regras, teorias e conceptualizações como entraves à 
sua inicial expressividade. Para responder à funcionalidade da profis-
são, o músico profissional procura teorias e sistematizações, podendo 
assim negligenciar uns dos parâmetros mais relevantes da criatividade 
artística que é a procura de novos caminhos, livre de qualquer jul-
gamento escolástico. Por vezes, para o intérprete musical, o conceito 
de ‘desaprender’ é uma ferramenta que despoleta a originalidade e a 
criatividade.
Ouvir
O gosto pelo fazer prático de música está estreitamente ligado ao ouvir. 
Também relacionado com o ponto anterior e o privilegiar de poucas 
regras, o músico amador favorece o ‘tocar de ouvido’ em relação à par-
titura. Com especial preponderância na música de tradição Ocidental, 
a partitura tem sido reconhecida como fator que afasta os músicos 
do ouvir e comunicar, dando mais importância a aspetos de técnica e 
mecânica instrumental. Ponderemos assim e também, no “retirar” da 
partitura ao intérprete musical.
Existir groove/feeling
O gosto pela prática (imediata) e o ouvir, resulta no músico amador 
numa predileção pela música que concretiza afetos sensoriais físicos, 
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como por exemplo sincronias e assincronias rítmicas controladas, e 
tonalidades bem definidas – de uma maneira geral estruturas musi-
cais que também tendem a ser mais próximos do grande público. 
Especificamente para os músicos de formação erudita, a consciência 
deste fenómeno poderá ser de importância para a sua prática, sobre-
tudo considerando o contínuo afastamento do grande público de certa 
música considerada de tradição erudita. 
Cantar e movimento
O cantar e o movimento (juntamente com o ritmo) são aspetos intrín-
secos à génese da música. Se por um lado o músico amador não se 
coíbe de cantar/entoar música e expressar movimento corporal natural 
enquanto toca um instrumento, a relação intelectual que o profissio-
nal desenvolve com a música, tende a suprimir expressões que muitos 
defendem como ‘extra-musicais’. A repressão consciente ou incons-
ciente por parte do intérprete de realizações de ordem emocional que 
a música por vezes favorece, por um lado inibe a expressão de certas 
qualidades musicais, e predispõe algum afastamento do público, que 
por seu lado tende a ser recetivo às qualidades afetivas da música.
Com base numa reflexão genérica e descrevendo alguns dos pro-
cessos do músico-“amador” e suas relações com o estudo e prática do 
músico-“profissional”, foi possível evidenciar a pluralidade de percur-
sos de narrativas de investigação para a música e a relevância da criação 
de mais e outros conhecimentos cruzados e pluridirecionais para esta 
área. Nesta ótica, e de acordo com os paradigmas socio-científicos da 
atualidade, este volume[1] apresenta (outros) percursos de uma miríade 
de possibilidades de investigação relacionada ou que pode contribuir 
para a grande área do ensino-aprendizagem do instrumento musical. 
No primeiro capítulo, Recuperando a Noção do Todo: concepções inter e 
transdisciplinares no âmbito artístico, Ana Guiomar Rêgo Souza e Eliton 
Pereira sublinham a importância do contexto e do cruzamento de 
áreas e saberes para a definitiva integração do ensino-aprendizagem 
1 Os autores de cada capítulo são responsáveis na íntegra pelo seu conteúdo, bem como por 
quaisquer direitos de autor ou conexos devidos pela reprodução de figuras, imagens ou 
outros materiais utilizados. 
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de música na sociedade contemporânea. António Ângelo Vasconcelos 
relata-nos no capítulo dois, Das Garagens aos Palcos do Outro Lado do Rio: 
aprender a tocar em contextos não formais e periféricos, processos de apren-
dizagem e criação musical marginais à academia, mas fundamentais 
ao fomento de diferentes estéticas e representação de culturas emer-
gentes. No terceiro capítulo, Adolf Murillo Ribes, Maria Elena Riaño 
Galán e Remigi Morant Navasquillo, em Uso Creativo de la Tecnología 
a Través de Procesos de Creación Colaborativa. Formaciones Instrumentales 
Híbridas: La Paella Sónica, descrevem investigação apontando a impor-
tância no séc. XXI das tecnologias como ferramenta privilegiada para a 
criação musical em grupo e inclusiva do ponto de vista instrumental. 
No capítulo seguinte, Preparando Estudantes de Música para as Práticas 
Contemporâneas, Anselmo Guerra de Almeida reflete sobre a impor-
tância das tecnologias, planificando o uso da música computacio-
nal em sala de aula coletiva. No capítulo cinco, Entrenamiento Vocal o 
Calentamiento?, Claudia Mauléon e Esteban Etcheverry propõem uma 
metodologia interdisciplinar prática (PVC) como ferramenta de traba-
lho para maestros de coros.  Seguindo na temática do canto coral, Ana 
Judite de Oliveira Medeiros em A Prática do Canto Coral, Novos Contextos 
para Novos Afetos, identifica a importância que a prática coral tem tido 
na educação musical brasileira. O sétimo capítulo, O Complexo do Choro 
de Brasília e suas Interações com o Ensino dos Instrumentos e das Práticas 
Relacionadas ao Gênero na Escola Brasileira de Choro Raphael Rabello de 
Magda de Miranda Clímaco, examina modelos de ensino ‘formal’, 
‘não-formal’ e ‘informal’ no contexto de roda de choro. No capítulo 
oito, Ângelo Martingo em Da Análise à Performance: crítica e estudos empí-
ricos em expressão e estrutura musical, relembra como a análise pode ter 
influência para processos de performance musical.  De seguida, Elías 
Moncholí Cerveró e Enrique Muñoz Rubio em Concierto para Trompa 
y Orquesta de Chiapparelli. Recuperación: estudio, interpretación y propuesta 
didáctica, recuperam uma obra e propõem a sua inclusão no cânone 
como referência didática e artística para trompete. O décimo capítulo, 
Estratégias de Ensino de Música Contemporânea na Disciplina Pedagogia do 
Piano, Fátima Graça Monteiro Corvisier e Fernando Crespo Corvisier 
reiteram a importância de desenvolver estratégias pedagógicas que 
integrem a música contemporânea no ensino do piano. No capítulo 
seguinte, Dario De Cicco em Florestano Rossomandi (1857-1933), The 
‘Apostle’ of Twentieth-Century Piano Teaching, posiciona Rossomandi 
como um visionário da pedagogia do piano moderno. Gyovana de 
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Castro Carneiro, no capítulo doze, Piano a Quatro Mãos no Cenário do Rio 
de Janeiro entre 1808 e 1889, contextualiza e descreve esta prática do 
ponto de vista histórico-sociológico e artístico da época. No décimo ter-
ceiro e último capítulo deste volume, Os Fantasmas da Música Portuguesa 
no Ensino do Órgão, Isabel Albergaria Sousa considerando aspetos his-
tóricos do órgão em Portugal sugere uma atualização do repertório de 
ensino deste instrumento.
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